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28 artistas LO6TBQI+ 


Lista de ARTISTAS 


Marie Hyeg 
Samuel Fosso 
fierce pussy 
Ming Wong 
Francesc Ruiz 
Zanele Muholi 
Leonilson 
Henrik Olesen 
Lauren Halsey 
Sunil Gupta 
Del Lagrace Volcano 
Jimmy Ong 
Laura Aguilar 
Cabello / Carceller 
Hudinilson Jr. 
Lyle Ashton Harris 
Lorena Wolffer 
Kalup Linzy 
Azucena Vieites 
Harmony Hammond 
Elmgreen 8 Dragset 
Kia LeBeija 
Tejal Shah 
Catherine Opie 
Pedro Lemebel 
Sadie Benning 
Nicole Eisenman 
David Wojnarowicz 


A modo de INTROJUCCITÓN 


Durante el mes de junio de 2020 hice un hilo en Twitter en el 
que desde el día 1 hasta el día 28 (fecha en la que se celebra 
en «Orgullo»), presenté a unx artista que se identificase como 
parte del colectivo LGTBQI+ y cuyo trabajo girase en torno a 
la investigación de la identidad y las problemáticas derivadas 
del hecho de existir como una subjetividad queer. 


Hastiada de los mismos referentes repetidos una y otra vez 
hasta el aburrimiento, me planteé proponer otros nombres. 
Artistas que, todo sea dicho, cuentan con el reconocimiento 
del Sistema del Arte y de todos los agentes implicados en el 
mismo aunque no aparezcan —o no suelan aparecer— en las 
listas de artistas en los suplementos y artículos dedicados al 
arte en los medios generalistas cuando se acerca tan señalada 
fecha. Tampoco en Twitter, donde de nuevo lxs presciptorxs 
del arte en esta red social volvían a los mismos nombres de 
siempre. 


Esta es pues una selección personal en la que he intentado 
incluir nombres que provienen de lugares y realidades 
diversas. Artistas cuya obra se caracteriza por el compromiso 
con la comunidad LGTBQI+ y que utilizan o han utilizado su 
nombre y posición de privilegio para reclamar más visibilidad, 
más justicia y más dignidad para todas las personas que 
forman parte de dicha comunidad. El arte contemporáneo 
puede resultarnos en muchas ocasiones impenetrable e 
impermeable, demasiado complejo y demasiado poco 
amable para acercarnos a él. Por eso, uno de los objetivos 
de la colección galería robada, en la que se enmarca este 
librito que estás leyendo, y en general del proyecto editorial 
El primer grito, es el de presentar y acercar de manera 
sencilla propuestas artísticas enmarcadas dentro de la 
contemporaneidad. 


- Andrea Galaxina 











Lawgesund, Noruega (1866-1949) 


Marie Hgeg fue una fotógrafa noruega que junto a su pareja, 
la también fotógrafa Bolette Ber (1872-1944), serán 
pioneras retratandose ae de los roles de género 
desde su pequeño estudio en Horten, una ciudad costera 
cerca de Oslo, 


Las fotografías comerciales que realizaban en su estudio eran 

las típicas de finales del XIX: retratos y paisajes. Sin embargo 

en los años 80 del siglo XX se descubrieron unos cuantos 

negativos ocultos en Un granero con fotografías privadas de la 

pende: Se cree que estas fotografías fueron realizadas entre 
895 y 1903. 


Estas sorprendentes imágenes mostraban a Marie, sobre todo, 
pero también a Bolette y otros amigos adoptando actitudes 

y vistiéndose de una manera que desafiaban claramente los 
estándares de género de la época. Fotografías que suponían 
una profunda investigación sobre la identidad. 


Esta manera de performar' el género y de representarse las 
sitúa en la misma línea de artistas que“agrietarán el canon a 
través de su propia imagen como oda Cahun o Frances 
Benjamin Johnston. 


Marie Hyeg no solo se dedicará a hacer fotos. También fue 

una de las eros defensoras del derecho a voto para las 

mujeres en Noruega, fundando diferentes organizaciones y 

una editorial, Berg og Haghs Kunstforlag. Su estudio fue un 

po de encuentro paa as feministas del país a finales del 
IX y principios del XX. 


Aunque estas fotos tendrán una dimensión personal, lo cierto 
es que transcenderán el ámbito de lo privado. Su activismo y 
su trabajo fotográfico son una muestra sin parangón del deseo 
por experimentar y cuestionar las verdades supuestamente 
inamovibles de la identidad y constituyen uno de los ejemplos 
más valiosos de la cultura visual de finales del siglo XIX y 


ES principios del XX + 
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Kumba, Camerún (1962-) 





Siguiendo una tradición en la que también está inscrita Marie 
Hgeg, Samuel Fosso se valdrá de la fotografía y de su propia 
imagen para poner sobre la mesa cuestiones relacionadas con 
la identidad, la sexualidad y la raza. 


Samuel Fosso nació en Camerún. Después de una infancia 
marcada por la guerra y la migración, se estableció en la 
República Centroafricana, donde ha desarrollado el grueso de 
su carrera. 


Lo que empezó siendo un trabajo haciendo fotos para 
pasaportes se acabó convirtiendo en un espacio para la 
reflexión y la denuncia, gracias al aprovechamiento que hacía 
de los rollos de película inacabados que no se aprovechaban 
comercialmente. 


Fosso ha sido uno de los artistas africanos pioneros en tratar 
el tema del género y la masculinidad. En su obra no sólo 
reivindica la historia africana y denuncia la opresión racial 
sino que juega con la identidad, con los códigos culturales y 
con el poder que tienen estas transformaciones. 


Sus fotos tienen un estilo teatral, luminoso y antinatural, 
la máscara y la ficción del autorretrato para criticar el 
colonialismo y realizar, asimismo, una reivindicación queer. 


Samuel Fosso es uno de los artistas más importantes e 
interesantes de África. Series como «African Spirits» (2008) 
donde se transforma en destacados personajes de la historia 


negra le han valido el reconocimiento internacional + 
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Nueva York, EE.UU. (1991-) 


fierce pussy es un colectivo de bolleras que utilizan el arte 
para la lucha contra el VIH/sida pero también para dar 
visibilidad a la identidad lesbiana, tratar las preocupaciones 
del colectivo y poner en entredicho la heteronormatividad?. 


Se funda en Nueva York en 1991 por Zoe Leonard, Nancy 
Brooks Brody, Joy Episalla, y Carrie Yamaoka aunque tendrá 
un carácter fluido y por él pasaran otras artistas lesbianas 
como Suzanne Wright o Jean Carlomusto. 


Su arte está muy cercano al agit-prop* y utilizarán cartelería, 
flyers, pegatinas, camisetas, etc. como soporte de su trabajo. 


Su producción artística es de bajo presupuesto: utilizan 
materiales que obtenían en sus trabajos, máquinas de escribir, 
fotografías suyas antiguas...El uso de fotos personales creará 
una tensión entre la lucha por la identidad personal y la 
representación colectiva lesbiana. 


Sus piezas eran claras: una fotografía fotocopiada y un 
mensaje conciso y directo. El mensaje por encima de todo lo 
demás, que no quede lugar a la duda. 


Una de sus intervenciones más interesantes fue «Re-naming the 
Streets», de 1992. Consistió en cambiar el nombre de algunas 
de las calles por las que pasaba la marcha del Orgullo por 
nombres de lesbianas destacadas. 


fierce pussy siguen activas hoy en día aunque el grueso de su 
trabajo se concentra entre 1991 y 1995. 


El colectivo es esencial para entender el papel que las 
lesbianas tendrán en la lucha contra el sida. fierce pussy 
realizarán un arte comprometido, alejado de la complacencia, 
que tomará las calles y harán de sus creaciones Un arma * 
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NgApur, STuWgApUR (19717) 


Desde Singapur —aunque residente en Berlín— Ming Wong 
es un artista melodramático, con una obra cargada de 
humor. 


Wong hace fundamentalmente video, aunque también 
performance. En concreto se apropia y reinterpreta escenas 
de algunas de las películas más destacadas del cine 
occidental de directores como Rainer Werner Fassbinder, 
Ingmar Bergman, Wong Kar Wai, Pier Paolo Pasolini, o Luis 
García Berlanga. 


El género y su experiencia como migrante serán los 

ejes sobre los que reflexione en sus obras, siempre 
autobiográficas aunque tome como referencia para su 
desarrollo películas ajenas. Estas películas se utilizan como 
una excusa para repensar sus propias experiencias de 
alienación y dislocación en el contexto global. 


El choque que provoca al situar a un sujeto asiático como 
protagonista de películas que forman parte de la historia del 
cine occidental se ven acentuados por el uso del lenguaje 

en los videos: aunque el artista habla el idioma original del 
filme el acento nos produce una sensación de extrañeza, un 
cortocircuito. 


Ming Wong toma las palabras de las protagonistas de 
las películas para expresar su propia voz, sus propias 
preocupaciones y la búsqueda de su propia identidad. 
Y a su vez para reclamar y ocupar un espacio que como 
migrante, asiático y queer se le ha negado * 
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Barcelona, España (1971-) 


Francesc Ruiz utiliza los lenguajes del cómic, la prensa y 

la publicidad para crear (grandes) instalaciones que nos 
hablen del poder de las imágenes para construir identidades: 
individual, colectiva, urbana y política. 


El cómic se encuentra en la base de producción artística. A 
partir de esta disciplina explora la sexualidad, el amor y la 
pasión a través de la representación gay. Lo vemos en su 
investigación en torno al Yeai, género japonés realizado por 
mujeres de carácter homoerótfico. 


La mirada queer y la reestructuración urbana están presentes 
en obras que remiten a experiencias de su juventud como los 
dibujos de gran formato en los que cartografía la desparecida 
zona de cruising* de Montjuic en Barcelona —por el deseo 
institucional de dar una imagen de ciudad normativa y 
decente—. 


Su trabajo nos habla de cómo se ha construido una 
imagen de globalidad a partir del diseño corporativo que 
acaba constituyendo barrios enteros. Es la imagen de 

la nueva ciudad: privatizada y dominada por empresas 
de telecomunicaciones, servicios de entrega rápida y 
entretenimiento para adultos. 


La circulación y distribución de contenidos como fenómenos 

ve articulan la nueva ciudad globalizada y su concepto 
de «distribución perturbadora», que nos habla de la 
automatización ligada a la distribución y los absurdos que 
puede provocar. Y en este todo global encontramos sus 
quioscos y tiendas de cómics, repletos de publicaciones 
producidas por el propio artista. 


¿ Su nombre se ha convertido en esencial para entender el 
A desarrollo del arte queer en el Estado español + 
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UnlazA Wdl+rrer (19722) 


Zanele Muholi seguramente sea una de las fotógrafas 
africanas más conocidas del mundo. Como digo, lo suyo son 
las fotografías pero estas trascienden al arte: son denuncia y 
son posicionamiento político. 


Sus obras profundizan sobre la identidad negra y lesbiana y 
están íntimamente ligadas a su labor activista por los derechos 
LGTBQI+ y de las mujeres en el continente africano. 


En su serie de fotografías «Only Half the Picture» (2003- 
2006) retrató a mujeres lesbianas de Sudáfrica en espacios de 
intimidad, rompiendo con la imagen eurocentrista de que estas 
realidades son inexistentes en África. 

Esta serie muestra a varias mujeres en situaciones de gran 
intimidad, algunas consideradas tabú. Desnudos presentados 
de una manera natural, sin sexualizar y sin maquillar. Este 
trabajo de poner rostro a personas lesbianas y queer en 
Sudáfrica continuó con la serie «Faces and Phases» (2006- 
2014) donde a través del retrato daba a estas mujeres una 
visibilidad negada hasta el momento. 


La propia Zanele ha sido modelo de su obra en la serie de 
autorretratos «Somnyama Ngonyama, Hail the Dark Lioness». 
Su rostro, y especialmente su mirada, se convierten en un acto 
político. Reivindicando el derecho de la gente negra no solo 
a mirar sino también a tener una mirada propia. En su obra 

la estética y el significado político van parejos en potencia, en 
sentido, en todo. 


El arte muchas veces nos deja pero otras te atraviesa hasta el 
fondo y este es el caso del trabajo de Zanele Muholi + 

















94 
iS BrasTl (1957-1993) 


Leonilson ha sido uno de los artistas brasileños más 
importantes de finales del siglo XX. Un primer momento de 

su producción estaba copado por la pintura siguiendo la 
corriente predominante en el país de retorno a este medio que 
se vive en la década de los 80. 


Pero a partir de los años 90, tras descubrir que era portador 
del VIH, su obra se vuelve mucho más íntima y personal 

y empieza a experimentar con lenguajes que podríamos 
considerar más “domésticos” y sencillos como el bordado 

o el dibujo. Estas obras le proporcionarán un espacio para 
reflexionar sobre su condición serológica en un mundo donde 
tener sida no solo significaba una muerte inminente sino 
también el rechazo por parte de la sociedad. La fragilidad 
de su vida le llevará a crear una obra con una gran carga 
espiritual que funciona casi a modo de diario íntimo. 


Su posición antigalerias le convirtió en una voz discordante 
dentro del panorama artístico del cambio de década. Por 
ejemplo, no solía enmarcar sus obras, una decisión que 
claramente le posicionaba como antimercado. Murió con solo 
36 años convertido en un referente del arte contemporáneo 
brasileño. Tras su muerte, su memoria y sus obras se 
conservan y catalogan a través del Proyecto Leonilson. 


Leonilson hizo de su obra un espacio para hablar de su vida, 

utilizando lenguajes muchas veces rechazados por el gran 

arte, pero que nos acercan con una honestidad y una fuerza 

tan poderosas a realidades que nos pueden ser ajenas que 
hacen de su trabajo un acto político radical + 
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Esbuerg, Drusmarca (19677) 


Henrik Olesen es un artista danés residente en Berlín. 


A través de su trabajo, abiertamente queer, Olesen critica 
los modelos normativos que estructuran la sociedad 
contemporánea e investiga la manera de producir nuevos 
discursos que cuestionen las bases de estos modelos. 


Su arte trata cuestiones como la familia, el sistema binario o 
la invisibilidad de la comunidad gay, cómo las estructuras qie 
operan en la sociedad (el sistema educativo, el sistema penal, 
el sistema médico...) normalizan la opresión sobre quienes no 
se ajustan a los estándares dominantes. 


En su obra señala que la falta de visibilidad de la 
homosexualidad se encuentra en la base de la represión y por 
ello su trabajo apuesta decididamente por situar esta realidad 
en el centro frente al silenciamiento histórico. Para ello usa 
materiales baratos y de uso cotidiano, como cajas, imágenes 
publicitarias o bricks de leche con los que hace collages, 
instalaciones y esculturas. 


Sus obras están conectadas por una gran variedad de 
referencias políticas, sexuales, discursivas y culturales (que 
hay que conocer para comprender su trabajo con mayor 
profundidad). El trabajo de Henrik Olesen tiene una gran 
complejidad conceptual y formal. 


Olesen es uno de los grandes nombres del arte 

contemporáneo internacional y cuenta en su haber con 

exposiciones monográficas en algunos de las instituciones 
A artísticas más grandes del mundo + 










Los Awoeles, EEUU. (1987-) 


Si hablamos de artistas emerger'8s que se han situado ya 
entre los nombres más interesantes del panorama artístico 
internacional tenemos que hablar de Lauren Halsey. Lo dicen 
las becas, premios, marcas y grandes instituciones que ya se 
han fijado en su trabajo. 


El trabajo de Halsey se compone principalmente de 
instalaciones site-specific? realizadas con objetos encontrados 
o hechos a mano algo que da a sus obras un aspecto muy 
particular, cercana al afrofuturismo y a la estética funk. 


Su obra no puede separarse de la experiencia de vivir en su 
barrio: South Central, una de las zonas de Los Ángeles con 
mayor porcentaje población negra. Los negocios del barrio, y 
en particular, la estética de estos también está muy presente. 


Los temas que trata están profundamente comprometidos con 
su comunidad, reflejando la vida de las personas y lugares 
que le rodean, expresando su preocupación por la situación 
de las personas negras, queer y la clase trabajadora. 

Critica la gentrificación por la que está pasando el barrio, 

el desarrollo masivo y los llegada de nuevos habitantes que 
reestructuran la economía local y el vecindario expulsando del 
mismo a los vecinxs que residían allí anteriormente. 


El compromiso con su comunidad se ve reforzado por una 
práctica que es además colaborativa. Esto se ve en trabajos 
como la carroza que hizo junto a sus vecinxs y familiares 
para el Martin Luther King Jr. Day. Su forma de trabajar y la 
reivindicación que subyace en su obra hacen del trabajo de 
«o Lauren Halsey un ejercicio comprometido y transformador. Y a 
A ella una de las artistas del siglo XXI a tener más presentes +* 
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Nueva Delhr, lvdra (1953-) 


Sunil Gupta es un artista canadiense, nacido en Nueva Delhi y 
residente en Londres. 


La fotografía será la disciplina con la que Gupta trabaja. Su 
obra retrata realidades que tienen que ver con la raza, lo 
migrante y lo queer con el objetivo de encontrar un hueco en 
la Historia del Arte a aquellxs que nunca lo han tenido. 


Desde los años 70 Gupta ha retratado a personas 
pertenecientes a la comunidad LGTBQI+ alrededor del mundo, 
desde Nueva York a la India o el Reino Unido. Aunque 

su trabajo cuenta con una parte testimonial muy fuerte, lo 
cierto es que sus fotografías son también profundamente 
autorreferenciales y muchas de sus series parten de vivencias 
personales del propio artista. 


En los años 90 se le diagnostica VIH, lo que supuso no solo un 
vuelco en su vida sino también en su trabajo. La llegada del 
virus puso un nuevo obstáculo en la aceptación social de la 
homosexualidad, por ello su obra de mediados de los años 80 
refleja momentos de cotidianidad de parejas lesbianas y gays. 
Sus fotos dan visibilidad a personas que no sólo no la tenían 
sino que se sitúan en los márgenes de la legalidad (en la India 
las relaciones homosexuales fueron ilegales hasta 2018). 


El realismo y la ausencia de artificios en sus fotografías hacen 
del trabajo de Sunil Gupta un documento necesario para 
comprender el devenir de las comunidades LGTBQI+ y de las 
personas que las conforman + 
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Cal Ta, EEUU. (1957-) 


El trabajo de Del Lagrace Volcano forma parte del imaginario 
colectivo de la comunidad LGTBQI+ y es uno de los primeros 
nombres que nos vienen a la cabeza cuando hablamos de 
queer. 


Artista, fotógrafe y activista. Su recorrido vital y su reflexión 
sobre el género, las maneras en las que performamos la 
feminidad y la masculinidad, conforman la espina dorsal de 
su obra. 


La masculinidad para Del LaGrace Volcano es una 
herramienta de subversión. La masculinidad lésbica está 

muy presente en su trabajo, que funciona casi como una 
celebración de bolleras, trans y otros cuerpos queer. El cuerpo 
que muta, que está en un cambio en potencia, y la utilización 
de las llamadas tecnologías de género*, se ponen en relación 
con su experiencia como persona intersex. 


Si bien elle se considera terrorista del género: 


“Llevé los parámetros hasta lo que una lesbiana 

podía ser (o le estaba permitido ser) hasta [..] que me 
liberé en el “mar de las posibilidades”. Soy terrorista 
del género [...] terrorista del género es cualquiera 

que consciente e intencionadamente subvierte, 
desestabiliza y desafía el sistema de género binario...” 


Del LaGrace Volcano es un nombre fundamental de la cultura 
queer, su trabajo es ya icónico, tanto como fracturador del 
sistema binario de género como por su activismo incansable a 
favor de la visibilidad de las personas intersex” + 
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Sruglpur, STwgApur (1964-) 


Lo LGTBQI+ en el arte también ha encontrado su espacio en 
lenguajes que podemos considerar más clásicos. Este es el 
caso de Jimmy Ong, artista de Singapur. 


Sus obras más destacadas, y por las que se ha ganado el 
reconocimiento internacional, son sus grandes dibujos hechos 
a carboncillo sobre papel. 


Con ellos propone una reflexión sobre la identidad sexual y 
los roles de género, especialmente en el contexto de la familia 
tradicional china. También se pregunta cómo las diferentes 
perspectivas (sexual, étnica, racial...) que conforman nuestra 
identidad pueden convivir. 


Usa recursos e iconografías que lo acercan a la mitología y 
a la tradición espiritual del sudeste asiático reimaginando y 
reinterprentando epopeyas y mitos propios de esta región. 


Actualmente vive en Yogyakarta, en Java (Indonesia), lo 
que le ha permitido investigar sobre la comunidad trans de 
la ciudad y sobre los mitos propios de la zona, que hacen 
alusión constante a cuestiones como la fluidez de género 

y la transformación mítica. Sus dibujos, aunque presentan 
características bastante clásicas (lo figurativo casi siempre lo 
relacionamos con lo clásico) son profundamente complejos. 
Jimmy Ong utiliza su propia experiencia persona para pensar 
sobre el binarismo de género, la fvidez y la transformación 
de la identidad utilizando recursos que nos son reconocibles 
pero a su vez de una gran abstracción * 
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SE »berel, EEUU. (1959-2018) 


Laura Aguilar fue una fotógrafa chicana. El grueso de su obra 
se compone de fotografías de gran belleza en blanco y negro 
con las que representa cuerpos e identidades no normativas a 
través del retrato y del autorretrato. 


Su trabajo fue transitando desde temas más globales, en 
relación con las comunidades a las que pertenecía —como 
chicana, persona de color y lesbiana— hasta la introspección y 
espiritualidad de sus autorretratos. Así en un primer momento 
su obra se centra en representar a aquellas personas que 
habían permanecido invisibles en la cultura mainstream y que 
compartían con ella la experiencia de ser “el otrx”. 


La complejidad de su identidad como chicana, el hecho de 
haber nacido y vivir en los EEUU y la fuerza que la herencia 
mexicana tiene en su vida también se verán fuertemente 
reflejadas en su trabajo. Si hay unas obras por las que 
destacará serán por sus autorretratos desnuda. Estos se 
presentan como una confrontación a la manera en la que el 
desnudo se ha visto tradicionalmente en el arte occidental: 
como objeto pasivo de la mirada masculina. 


Pone en cuestión el concepto tradicional de belleza que aún 
prevalece en nuestra sociedad, obsesionada con la perfección 
física, y nos presenta una representación alternativa del 
cuerpo femenino que interpela a la raza y a una sexualidad 
no normativa. Las fotografías de Laura Aguilar, tanto sus 
primeros trabajos como los últimos, transmiten una energía 
radical sumamente magnética. A pesar de su corta vida 
consiguió materializar de manera magistral y hermosa su 
interés por dar voz a la otredad, que era su comunidad y ella 
misma * 
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erdAEspaia (1995-) 


Cabello / Carceller son un dúo de artistas formado por 
Helena Cabello (1963-) y Ana Carceller (1964-) cuya 
práctica se reparte entre la instalación, la performance, la 
fotografía y el video. 


Con su trabajo buscan cuestionar las estructuras del sistema 
heteropatriarcal y los discursos que sirven para construir 

y fijar las identidades de género, construyendo así una 
narración alternativa. Las subjetividades queer y otras 
minorías ocuparán un espacio preferencial en su obra. 


En muchas ocasiones, buscan la colaboración de agentes 
externos para poner de relieve la importancia de trabajar 
desde lo colectivo. Su crítica apunta a aquellos canales que 
promueven las políticas neoliberales, como puede ser, por 
ejemplo, el cine. Muchas de sus obras exploran cómo en 
este medio audiovisual se han apuntalado los modelos de 
comportamiento masculino proponiendo con su trabajo una 
representación de masculinidades alternativas. 


La genealogía y las referencias a otrxs artistas, teóricxs y 
personajes históricxs están muy presentes en su obra. De 
hecho, su carga conceptual es abrumadora. 

$ 


Cabello / Carceller han sido pioneras en aplicar una 
perspectiva queer en su trabajo y probablemente sean uno 
de los nombres más importantes del arte contemporáneo 
español + 
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Sñáo Paulo, Brasrl (1957-2013) 


En la obra de Hudinilson Jr. convergerán arte y fotocopias. 
Muchos de los artistas pertenecientes al colectivo IGTÉQI+ 
rechazan en su trabajo el uso de técnicas y formatos del gran 
arte. Este será el caso del artista de Sáo Paulo. 


Su trabajo más reconocido son fotocopias, pero también 
cuadernos con collages, dibujos, arte postal, etc. más cercano 
a un arte low-A? que al que estamos acostumbradas a ver en 
los museos. 


Hudinilson Jr. realizará una obra de gran compromiso político. 
Entre finales de los 70 y principios de los 80 perteneció 

al grupo 3NOS3 que ocupará e intervendrá los espacios 
urbanos y sus monumentos como desafío al orden establecido 
y rechazo explícito a la dictadura. 


Lo personal ocupará también un espacio muy importante. 

De hecho lo que aparece fotocopiado en sus obras es en la 
mayoría de los casos su propio cuerpo. Las partes más íntimas 
de su cuerpo interactuando directamente con la máquina. 


Sin embargo lo personal no puede desligarse de lo público, 
de lo colectivo, que tiene que ver con la aceptación de 

una sexualidad dileale incluso, podríamos decir, de una 
sexualidad a secas. Del cuerpo libre y deseante, deconstruido, 
fragmentado, que pone en cuestión y subvierte la noción 
clásica antropomórfica y que se sitúa frente a los cuerpos 
controlados de la dictadura. 


Por su parte, los collages que aparecen en sus cuadernos, con 
fotografías de revistas, anuncios, portadas de discos, recortes 


de noticias, etc. construyen un atlas personal pero también 
una suerte de guía del imaginario homosexual de la época. 


En un momento en el que en el arte en Brasil dominaba el 
minimalismo y el conceptualismo, Hudinilson Jr. optó por un 
lenguaje sencillo que expresase su deseo de dió su 
E poncioncioiente en contra de la violencia y la moralidad 

Y burguesa * 
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O Nueva York, EEUU. (1965-) 


La fotografía será el medio principal en la obra de Lyle 
Ashton Harris, si bien no es el único porque también trabaja 
con el collage, la pintura, la instalación y la performance. 
Su propuesta busca profundizar en la representación visual 
de cuestiones tales como la raza, el género o la sexualidad. 


Una preocupación recurrente en su trabajo es cómo se 
forma nuestra subjetividad y cómo es posible resignificar 
nuestras percepciones y expectativas. En muchas de sus 
obras aparecen personajes de la cultura pop en contextos 
inesperados. Los primeros trabajos de Lyle Ashton Harris 
tienen un carácter íntimo, presentando a amigxs y conocidxs 
—muchxs de ellxs reconocidxs artistas— en momentos 
privados. 


Su identidad racial ha tenido una presencia fundamental en 
su trabajo, tanto en lo que se refiere a sus raíces africanas, 
muy presentes en su obra, así como la experiencia de ser 
afroamericano. 


La representación y construcción de la sexualidad y de la 
identidad de género como un juego, supone un desafío a la 
cultura machista. La manera en la que performa el género 
en sus fotos pone en evidencia una realidad muchas veces 
oculta. 


Su trabajo ha puesto el foco en la opresión legislativa que 

la comunidad LGTBQI+ sufre en muchos lugares del planeta 
dotándoles, como es el caso de la comunidad en Ghana, de 
un canal para su visibilidad + 
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Méxreo, Méxreo (1971-) 


Lorena Wolffer es una artista y activista mexicana. En su 
trabajo por tanto la denuncia tiene un peso importante. 
Utiliza la performance, la instalación y la intervención en 
el espacio público como principales disciplinas desde las 
cuales generar un espacio de resistencia y enunciación de 
algunos de los problemas que afectan a las mujeres. 


Su obra aborda asuntos relacionados con la fabricación del 
género y defiende los derechos y las voces de las mujeres 

y de los cuerpos no normativos, dando voz y presentando 
testimonios de mujeres o personas del colectivo LGTBIQ+. 
Asimismo, pone de manifiesto la violencia que estas sufren, 
especialmente en el contexto mexicano. 


La colaboración con diversas comunidades para la creación 
colectiva de las obras será un punto importante en su 
producción. 


La connotación política de su trabajo sitúa al espectador 
en una posición de la que no puede escapar, obligándole 
a enfrentar una situación la cual le es ajena —por decisión 
propia o no—en la mayoría de las ocasiones. 


La obra de Lorena Wolffer actúa como denuncia, como 
grito y como foco ante las injusticias que mujeres y minorías 
tienen que hacer frente. Y para eso, entre otras cosas, sirve 
el arte: para dar luz en la oscuridad + 
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Florrda, EEUU. (1977-) 


La obra del artista norteamericano Kalup Linzy gira en 
torno a un género televisivo: la telenovela. A partir de ahí 
construye sus videos y performances — que él mismo escribe, 
dirige y produce— y los personajes que las protagonizan. 


Las telenovelas son un componente social clave para 

su familia y su comunidad. En su trabajo satiriza las 
convenciones de estas, cuestionando aspectos ligados a la 
raza, el género, la educación, la clase o el arte. 


Sus videos son una parodia, exagerados, humorísticos, pero 
al mismo tiempo conmovedores. Normalmente hechos con 
muy poco presupuesto y con una estética low-fi propia de las 
videocámaras domésticas. 


Los límites del género se ven difuminados a través de sus 
personajes —que él interpreta— y que suelen ser mujeres o 
cantantes drag, usando voces pregrabadas, manipulando la 
voz y jugando con diferentes dialectos. 


Suele contar con la colaboración de amigos, amateurs 
en lo que a la actuación se refiere, aunque también con 
personajes muy conocidos del mundillo del espectáculo. 


El trabajo de Kalup Linzy recoge un lenguaje “popular” 
para reflexionar a través de él sobre cuestiones políticas 
profundas trascendiendo así los límites del propio arte + 
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7) Heevant, España (1967-) 


Azucena Vieites es una artista vasca que utiliza principalmente 
la serigrafía, pero también otros medios como el dibujo y el 
collage. Siempre sobre papel o telas, soportes humildes que 
conectan su práctica con el mundo del fanzine y la ética DIY 
(Do It Yourself)?. 


Su nombre se sitúa entre los imprescindibles para comprender 
el devenir del arte político ligado a los feminismos realizado 
en el Estado español desde los años 90. De hecho, formó 
parte del importante grupo Erreakzioa-Reacción (junto a 
Estíbaliz Sadaba y Yolanda de los Bueis). 


La apropiación de imágenes extraídas de la cultura popular 
será el eje de su trabajo. Toma esas imágenes y las vuelve a 
reproducir en dibujos y serigrafías, descontextualizándolas 
y dándoles un nuevo sentido al pasarlas por el filtro de lo 
político. 


Su obra aunque se presenta fragmentada se propone como un 
todo a partir del cual negar la normatividad hegemónica de 
lo que supone ser mujer presentando su arte como un espacio 
posible para la resistencia y la visibilidad de identidades 
tradicionalmente excluidas. 


Las imágenes apenas están compuestas por unas pocas líneas, 
una suerte de bocetos que vuelven a hacer referencia a esa 
naturaleza fragmentada conectada con la estética low-f y el 
cuestionamiento de la idea de profesionalidad. 


En el trabajo de Azucena Vieites se entrecruzan un montón de 
referencias y citas que nos sitúan ante una de las propuestas 
más interesantes de arte de aquí y de allá. Una artista para 
no perderse nunca * 
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Harmony Hammond es una pintora pionera. Su pintura se sitúa 
dentro de la abstracción matérica, es decir, incorpora al lienzo 
materiales que a priori serían ajenos al lenguaje pictórico. 

En sus obras las telas y los textiles serán protagonistas, pero 
también incorporará materiales orgánicos como pelo u hojas y 
otros como metal o madera. 


Mezcla la preocupación por los materiales y el proceso 
propios del arte abstracto con la política. Su rechazo a la 
pintura tradicional tiene que ver con la asociación de esta con 
la masculinidad. El uso de materiales relacionados con las 
prácticas de las mujeres desafía las distinciones tradicionales 
entre el arte y la artesanía. 


En su obra encontramos la reivindicación de la creatividad 

de las mujeres y la exigencia de su espacio en el mundo del 
arte. El arte abstracto es para ella una herramienta para que 
artistas feministas y queer reclamen y exploren las texturas de 
su subjetividad. 


Su trabajo no sólo se limitará a la producción pictórica. 
También jugará un papel muy importante el activismo dentro 
del mundo del arte: cofundó A.!.R. la primera galería/ 
coperativa de mujeres en NY y la importante revista Heresies. 


Harmony Hammond fue pionera en utilizar un lenguaje visual 
que confrontaba género, clase y orientación sexual dentro 

la abstracción pictórica, tendiendo un puente entre una 
abstracción sensible y materialmente rica con una conciencia 
social activa * 









GE Berlín, Alempnt o (1995-) 
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Elmgreen 8 Dragset es un dúo que en los últimos años se 
ha convertido en uno de los nombres más destacados de la 
escena artística internacional. 


Formado por el danés Michael Elmgreen (1961-) y el noruego 
Ingar Dragset (1968-), inician su andadura en el año 1995. 


El uso de múltiples lenguajes es uno de los puntos que 
caracterizan su producción artística. Empezaron con la 
performance pero será la instalación lo que les catapulte 
como referentes. 


La recontextualización será uno de sus principales recursos: 
toman un objeto y lo sitúan en un lugar inesperado 
provocando una reacción en el espectador. Generalmente sus 
obras ocupan grandes espacios públicos donde sitúan objetos 
cotidianos —como una piscina, un crucifijo o un urinario— que 
cambian su significado al encontrarse en un lugar que no les 
corresponde. 


Con estas obras reflexionan sobre el mundo del arte 
contemporáneo y también sobre uno de sus temas centrales de 
su trabajo: la homosexualidad desde el activismo y desde la 
crítica comprometida. 


Aunque las obras Elmgreen 8 Dragset nos podrían remitir a 
superestrellas del arte, la perspectiva queer de su trabajo les 
otorga una dimensión crítica inédita en la obra de muchos de 
estos super nombres + 
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OWuev, York, EE.UU. (1990) 


Kia LeBeija es una jovencísima artista multidisciplicar. Su 
práctica va desde el baile, pasando por la performance, al 
video o la fotografía. Forma parte, de hecho de la escena del 
vogue!” en NY e incluso salió en la serie Pose. Pero aquí nos 
centraremos en su faceta como fotógrafa. Y en especial de sus 
autorretratos. 


Lo autobiográfico, como llevamos viendo, vuelve a ser 
recurrente en su trabajo. Retrata su experiencia de ser mujer, 
de color y vivir con VIH. Esto último ocupará gran parte de sus 
obras, el visibilizar a las comunidades que viven con el virus. 
Ser dueña de su propia historia y de su propia voz y también 
animar a otrxs a que tengan la suya. 


La forma en la que presenta sus fotos le dan un carácter 
teatral. Espacios preparados pero reales, juega con la 
narrativa para mostrar sus historias pero a la vez para 
realizar una crítica política y explorar temas como la familia, 
la historia y la identidad. 


Ella misma dice: 


“Mostrar lo privado en público cambia la narración 
de lo que significan las cosas [...] Cuando se trata de 
afrontar una pérdida, vivir con el VIH, o cualquier otra 
cosa, el truco es ser dueño de tu historia y ser el que 
la cuente”. 


Aunque su producción aun es pequeña, está claro que Kia 
LeBeija es una de esas artistas a seguir y no perder de vista 
porque seguro que en el futuro será una imprescindible + 
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Bhrlar, lvdra (1979-) 


Tejal Shah es una artista sita en Bombay, India. 


Su práctica es muy diversa y va del video a la fotografía, 
pasando por la instalación, la performance, el dibujo o el 
collage. 


Hay dos grandes temas en su trabajo: la construcción del 
género y la ecología. Sobre el primero, cuestiona el sistema 
binario y reflexiona sobre la violencia, el poder, el amor y 
la regeneración. Especialmente en el contexto de la India. 
Investiga sobre la construcción social de la normalidad y la 
relación entre el conocimiento y el poder en la constitución 
de los sujetos, las identidades y las relaciones sociales. 


La ecología será el otro de los temas que trate, 
reflexionando acerca de nuestra relación con el entorno 
natural. Su obra desarrolla una suerte de ecología queer 
a través de la creación de mundos alternativos, ficticios, 
poéticos y mitológicos. 


En su trabajo el pensamiento feminista, queer y el Budismo 
tendrán una gran influencia. Su obra cuenta con una fuerte 
carga ideológica y complejidad conceptual + 
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Ohro, EEUU, (1961-) 


Probablemente Catherine Opie sea la artista más conocida y 
destacada de lo que podríamos llamar arte LGTBQI+ (si eso 
existiese). 


Esta fotógrafa estadounidense es conocida por sus retratos 
de personas pertenecientes a la comunidad lesbiana, trans y 
de la subcultura leather"! de su país, y especialmente de su 
ciudad: Los Angeles. 


Aunque formalmente su trabajo es bastante tradicional 
supone un desafío a la cultura heterosexual dominante. Las 
personas que retrata (ella misma en ocasiones) y el uso de 
ciertos recursos como los fondos o la iluminación rompen con 
esa tradición. En general, las personas que inmortaliza en su 
obra miran fijamente a quien está observando la fotografía, 
lanzando el mensaje claro de que la otredad y la dignidad no 
están reñidas. 


Lo personal vuelve a ser un asunto central, y concretamente 
en sus autorretratos, con los que provoca una tensión y 
subversión de las estructuras tradicionales de la familia. Los 
retratos son lo más famoso de su producción, pero tiene 
otras series realmente fantásticas como «Icehouses», donde 
muestra viviendas situadas en la línea del horizontes. Fotos 
minimalistas y casi abstractas. Maravillosas. 


Su obra ocupa el espacio casi despoblado de 
representaciones de personas pertenecientes a ciertos 
colectivos [en este caso al colectivo butch”?, trans, etc.). El 
trabajo de Catherine Opie no sólo sirve para llenar este vacío 
sino que además ha servido para situar estas realidades 
dentro del mainstream y de la Historia del Arte + 












, Chrle (1952 - 2015) 


Pedro Lemebel fue un artista multidisciplinar chileno. La 
faceta por la que más se le conoce es la de escritor pero su 
trabajo como performer le sitúa como una de las voces más 
dr lara y rompedoras de los años de la dictadura 
chilena. 


El compromiso político de Lemebel se materializó con su 
militancia en el Partido Comunista Chileno (en tiempos de 
Pinochet) sin embargo tuvo que hacer frente al nehezo 
por parte de miembros del partido a su homosexualidad lo 
o origen a la icónica obra «Hablo por mi diferencia» 


Su práctica más hnos a las artes visuales y vivas como 
la performance y la fotografía no se puede separar de un 
nombre: el de Francisco Casas (1959) con quien formó en 
1987 el colectivo Las Yeguas del Apocalipsis. Las Yeguas del 
Apocalipsis se dedicaron a realizar acciones espectaculares 
ara poner sobre la mesa asuntos de los que no se podía 
hall en el Chile de ese momento como los derechos 
humanos y la homosexualidad. 


Con sus acciones interpelaban de una manera directa y sin 
ambages a sus espectadores. El sida fue uno de los temas 

que más trató el dúo en sus performances, algunas de ellas 
realmente impactantes. El grupo se disuelve en 1997 y aunque 
Pedro Lemebel seguirá realizando alguna performance, 

lo cierto es que se empezó a centrar más en su faceta de 
escritor sor le que llegó a conseguir gran reconocimiento 
internacional. 


La práctica de Lemebel y de las Yeguas recurrirá a estrategias 

performativas queer, heredades del arte feminista que se 

sustentan sobre la acción y la intervención. La reivindicación 

de una sexualidad no normativa y el profundo compromiso 

político hará que con su obra no solo se cuestione las formas 
de representación del género sino que se construya un nuevo 
5 relato de lo posible + 
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MWrscowsTw, EEUU. (1973-) 


Sadie Benning es una artista de Estados Unidos cuya 
obra destaca por sus videos y su estrecha relación con el 
movimiento riot grrrl'?. 


Sus primeros trabajos son videos realizados con su cámara 
de juguete Fisher Price. Se convierte así en fundadora de 

un subo cera del videoarte conocido como Pixelvision La 
cámara de juguete da a los videos una estética muy especial: 
be sl en Blaneo y negro, muy pixeladas y de muy baja 
calidad. 


Hechos en su mayoría en su habitación, sus videos funcionan 
como una especie de diarios personales. En ellos habla sobre 
sus experiencias personales, sobre ser lesbiana, sobre ser una 
chica, sobre el amor, sobre estar un poco aislada... 


Sadie Benning es además una de las fundadoras del grupo Le 
ld aunque solo formó parte de la banda durante el primer 
isco. 


Con la entrada de los 2000 su práctica se amplía hacia otros 
horizontes como la pintura. Sus obras son casi esculturales, 
como ensamblajes en los que incorpora elementos como 
fotografías, juguetes, etc. También realiza pinturas con acrílico 
y resina que tienen cuyas cualidades táctiles le otorgan un 
aspecto formal muy particular y sensorial. 


El trabajo de Sadie Benning pone en práctica lo de que lo 
personal es político. Con sus videos rompe las barreras de la 
representación, hace a la audiencia cómplice de su proceso 
creativo y demuestra la fuerza del arte más personal para 
alterar las relaciones de poder hegemónicas y para construir 
identidades propias más allá de las rígidas estructuras de la 
cultura dominante * 
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Verdún, Francia (1965-) 


man 


Nicole Eisenman es principalmente pintora pero también 
cultiva otras disciplinas como la litografía, la escultura o la 
instalación. 


Le han dado las becas más deseadas y ha expuesto en casi 
todos los museos más importantes que existen. Es por lo tanto 
un nombre consolidado dentro de la contemporaneidad. 


Su obra ha sido situada como una reacción a la abstracción 
dominante en la pintura contemporánea. Sus pinturas están 
protagonizadas por grandes figuras de colores planos y 
brillantes, muy cercanas formalmente al expresionismo de 
principios del siglo XX. Y su obra no esconde sus referencias: 
Munch, Ensor, Nolde, Matisse, Renoir, Picasso... Y la que 
probablemente sea la influencia más directa en su trabajo: la 
del pintor canadiense Philip Guston. 


Su pintura sirve como espacio para la denuncia de las 
condiciones sociales, económicas o políticas injustas. Sirve 
para hablar de sexualidad y género, de identidad, de la 
familia, de la desigualdad o del poder. 


Aunque podríamos caer en la tentación de que sus pinturas 
nos parezcan cercanas a lo naif, incluso que pequen de un 
estilo un poco nostálgico, lo cierto es que, aunque usando un 
lenguaje que nos podría situar en otra época, nos interpela 
con su obra. 


Y es que Nicole Eisenman es indudablemente una de las 
pintoras más destacadas de su generación * 
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Nueva Jersey, EEUU. (195481992) 


Nnaro 


David Wojnarowicz fue un artista polifacético, pintaba, hacía 
fotografía, performance, escultura, películas, canciones y 
libros. Aunque su trayectoria fue corta, su producción pasó 
por diversas fases que dotan a su obra de gran complejidad y 
singularidad. 


Su trabajo abordará diversos temas que tienen que ver con 
la literatura, el cuestionamiento de los mitos norteamericanos, 
la experiencia homosexual, la violencia, el cuerpo, la 
naturaleza, el activismo olítico o la lucha contra el sida... La 
literatura será esencial. Escribirá varios libros y citará a sus 
autores fetiche en algunas de sus obras más conocidas. 


Trabajará activamente por la defensa de los derechos de 
la comunidad LGTBIQ+, abordando el deseo homosexual 
denunciando la pasividad y la complicidad del poder político 
ante la violencia, la marginación $ la desprotección jurídica 
del colectivo. Tendrá relación con destacados artistas de la 
escena neoyorkina —Nan Goldin, Zoe Leonard, Kiki Smith...— 
ero si alguien hizo mella en su vida y en su trabajo fue el 
otógrafo Peter Hujar, a quien dedicó algunas de sus obras 
más conmovedoras. 


El distanciamiento del ser humano con la naturaleza, el 
abandono del mundo natural provocado por el proceso 
civilizatorio y la imposición del canon humano sobre el mundo 
animal y vegetal estarán presentes en algunos de sus trabajos. 


En las obras de su última etapa la fragilidad del cuerpo será 
un tema central. La vulnerabilidad, el miedo, la enfermedad 
y la muerte están muy presentes en trabajos en los que el 
texto y la imagen son un todo en piezas fotográficas de gran 
formato con textos serigrafiados. 


Wojnarowicz fue un artista comprometido, consciente, con 
una obra que atraviesa épocas y cuerpos, que nos habla de 
un momento pasado convulso pero que también nos habla del 
presente * 
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1. PERFORMAR EL GÉNERO: este concepto acuñado por la filósofa 

estadounidense Judith Butler apela a la repetición de convenciones 

impuestas socialmente que hace que lleguemos a percibir el género 

como una esencia o “disposición genérica verdadera, original o 

perdurable”. 

2. HETERONORMATIVIDAD: es un término utilizado para definir 

que existe un régimen impuesto en la sociedad, en ámbito político 

económico que impone las relaciones sexuatafectivas heterosexuales 

mediante diversos mecanismos médicos, artísticos, educativos, religiosos, 

jurídicos, etc. y mediante diversas instituciones que presentan la 
eterosexualidad como necesaria para el funcionamiento de la sociedad 
como el único modelo válido de relación sexoafectiva y de parentesco. 
Wikipedia] 

3. AGIT-PROFP: estrategia artística que se vale de los métodos, 

herramientas y artefactos propios de la propaganda política. 

4. CRUISING: término que se utiliza para definir la actividad sexual en 

lugares públicos, sobre todo ligada al colectivo gay. 

5. SITE-SPECIFIC: son obras que se diseñan para un lugar en concreto y 

ambas cosas (obra y lugar) son inseparables. 

6. TECNOLOGÍAS DE GENERO: conjunto de técnicas, estrategias y 

disciplinas encargadas de constituir y fijar el género como pueden ser el 

sistema médico, educativo, judicial, el cine o la literatura. 

7. INTERSEX: personas que nacen con características sexuales internas 

y/o externas que no se corresponden con las típicas nociones binarias 

sobre los cuerpos masculinos o femeninos. 

8. LOW-FI: manifestaciones culturales de baja calidad técnica como 

decisión estética consciente. 

9. DO IT YOURSELF: ética ligada a algunos movimientos contraculturales 

que abogan por que cada persona sea creadora de sus propia 

experiencia cultural más allá de sus conocimientos y capacidades. 

10. VOGUE: tipo de baile conectado con la cultura ball. Esta es una 

subcultura underground afroamericana y latinoamericana LGTBQI+ 

que se originó en Nueva York y que consiste en eventos que mezclan la 

actuación, el baile, la sincronización de labios y el modelaje. 

11. CULTURA LEATHER: subcultura sexual cuya característica principal 

está en el uso de indumentaria de color negro y artículos de cuero. 

12. COLECTIVO BUTCH: en español marimacho. Subcultura lésbica 

en la que las mujeres se apropian de las características propias de la 

hipermasculinidad. 

13. RIOT GRRRL: movimiento contracultural surgido a principios de la 

década de los 90 en EE.UU. por el que mujeres jóvenes reinterpretan 

el feminismo y utilizan manifestaciones culturales como principales 

herramientas de lucha y transformación. 
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